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Experimentación sobre el diseño de moda 
convencional. Nace desde la perspectiva de 
un diseñador de producto introduciéndose 
en el mundo de la moda resultando prendas 
que rompen con todas las convenciones de la 
costura a través de la tesis final de diseño. 
Todo el proyecto gira entorno al uso de 
materiales líquidos, la técnica, el diálogo entre 
el interior y el exterior todo ello generando 
diseños singulares. 
Experimentació sobre el disseny de moda 
convencional. Neix des de la perspectiva d’un 
dissenyador de producte introduint-se en el 
món de la moda resultant peces que trenquen 
amb totes les convencions de la costura a 
través de la tesis final de grau de disseny. Tot 
el projecte gira entorn l’ús de mateials líquids, 
la técnica, el diàleg entre interior i superfície 
tot això creant dissenys singulars.
Experimentation about standard fashion 
design. Thought and projected from and 
industrial designer trying to fit in the fashion 
design giving as a result clothes that are 
away from classic couture culture. The liquid 
materials, technique and the dialog between 
inside and outside are the key constellation 
for this environment.
latex dress, alta costura, fashion design 









Es algo que he oído muchas veces, desde que era bien pequeño he sabido que algo característico 
de mi era la poca precisión con la que los demás podían prever sus interacciones en mi, algo que 
incluso para mi es muy difícil. Cambiante como el viento, Nobody knows me de Madonna es un 
single que me acompaña desde mi adolescencia, es una sensación muy agradable cuando alguien 
acierta el impacto que va a tener algo en mi, es por eso que cuesta describirme y sólo a términos 
genéricos un grupo de personas pueda elaborar una acertada descripción de mi. 
Las inquietudes de proyección llevan a uno a bifurcar su imagen, el gemelo fisiológico y el 
gemelo psicológico, como diferencia Lidón Ramos Fabra en su tesis doctoral fantástica sobre el 
Dopplegänger  (L. Ramos y Fabra 2015 página 19) donde en una investigación sobre fotografía 
hace búsqueda en la técnica de fotografía de la doble exposición mostrando la misma persona 
en dos personalidades distintas,  son los dos entornos propios del alter ego, lo que se es y lo que 
se proyecta, el equilibrio de la faceta social de cada persona, intercambiables a su libre albedrío 
en la intimidad. Una dualidad entre lo líquido, descontrolado y cambiante versus la estructura 
de los condicionantes que nos llevan a ser quiénes somos. El interior y el exterior no como 
una superposición de capas si no como dos fuerzas que generan tensión en lo que llamamos 
personalidad. Uno se encarga de indexar lo que hace otro, y otro se nutre de lo que uno vive, y 
así sucesivamente en un intercambio constante. Pero todo movido en una misma dirección, una 
inquietud biográfica. 
La inquietud biográfica es el motor de la creación, hay dos tipos de creadores, los que se adhieren 
a su historia y juegan a su favor, y por otro lado los que luchan por La inquietud biográfica es el 
motor de la creación, hay dos tipos de creadores, los que se adhieren a su historia y juegan a su 
favor, y por otro lado los que luchan por “llenar los vacíos de una pintura inacabada” . La eterna 
pregunta mundana frente a los fenómenos de los personajes pop, ¿Quién era realmente Michael 
Jackson? Figuras vistas en el panorama de la música, de las artes en general, incluso en la política.
Las figuras más potentes sin duda son las interiores, aquellas cuya personalidad es singular, cuyo 
mundo interior es tan profundo que para quién lo descubre es como descubrir vida en una 
galaxia muy lejana, aquellas quién no son juzgadas bajo criterios comunes, quién se permite la 
licencia de moverse por campos no adecuados sin temor a la opinión. El fenómeno del interior 
como personaje primario es común en personalidades artísticas o del mundo de la opinión, 
quiénes rompen esquemas, quiénes exportan su interioridad a su imagen primaria, como es el 
caso ya mencionado de Michael Jackson, Madonna, Marilyn Monroe, o la misma Lady Gaga. 
Los artistas que distancian su imagen personal de su obra, así como podemos ver un Koons 
trajeado, más acertada para un galerista que no para el artista kistch por excelencia de nuestra 
década, o otros como Dalí cuya imagen y obra hacen camino a la par, y dónde el interés reside en 
ver dónde tomaba el desayuno. 
Pues en una cocina, como usted y como yo.
En contraposición encontramos una imagen primaria exterior, con una estructura rígida de 
comportamiento, coherente y controlada, sin siquiera un rastro de duda, quién no puede salirse 
de la ralla. Figuras comunes en la política tradicional, en contraposición a personajes pintorescos 
como D. Trump, estos serian, por ejemplo la reina Isabel de Inglaterra, o en comparaciones 
contemporáneas Mark Zuckerberg, ese niño ideal de Harvard con su imagen meticulosamente 
medida con tal de encajar en la buena imagen, y claro, luego suceden casos de inversión 
polémicos como los mediáticos casos de niñes Disney, niños modelos de la modernidad, 
enseñando valores a las nuevas generaciones, y la subversión de sus imágenes pasada la niñez. 
O los implacables casos de escándalo sexual,  o Winona Ryder y su cleptomanía, actores con 
imágenes impolutas ajenas a un interior líquido que de repente salpica sin piedad a los medios. 
I cómo la moda es el vehículo perfecto para el alter ego. La moda, la ropa, el atuendo fetiche 
de cada uno, el punto cero en que una imagen se hace primar frente a la otra. La moda tiene 
la capacidad de diferenciar entre personalidades dentro de una misma persona, de diferenciar 
actitudes ante el mismo aunque este no sea consciente. La moda juega en un equilibrio similar, 
entre nuestra proyección, y a un nivel superior, nuestra adhesión a otras personas similares, y por 
eso es muy probable que personas con el interior en primaria conecte y se rodee de personas así, 
y viceversa. Un ejemplo ilustrador de este fenómeno son los continuados escándalos de políticos 
y empresarios que se reúnen para compartir sus interiores en comunidad, las conocidas cenas 
de empresa, dónde son comunes entre trabajadores de un mismo equipo revertir las imágenes 
cotidianas. “Necesidad de cohesión por un lado y necesidad de diferenciación por otro” (G. 
Simmel 1988, página 33), cuya investigación i reflexión me ha hecho entender el sentido 
sociológico de la moda en colectivo. 
Para hablar de la dimensión de cohesión de la moda mencionaré la teoría de proyección de S. 
Freud, aplicada al arte de la poesía cómo la personificación, en el entorno de la moda de masas, 
el Business of Fashion (BoF), es encontrar esa personificación y cohesión entre grupos.  La 
proyección de las grandes inquietudes y miedos del yo en forma de expresión artística mientras 
a su vez es leída por uno mismo es un trámite incómodo, pero verdaderamente revelador. La 
proyección tiene una dimensión temporal y por definición tienen una duración, inicio y final, la 
finitud del tiempo y el hecho de que la muerte nos iguala a todos. (Divina Comedia) 
La dimensión de la proyección es temporal, atada a una duración, el ciclo natural,  a las alusiones 
al tiempo. Preservar el presente, congelar el pasado y desprenderse de este una y otra vez es la 
motivación de la proyección,  las tendencias no son más que el triste efecto de la necesidad de 
futuro a gran escala, que rebota como una despersonificación.
Y por último la dimensión material, el molde, la matriz y la unión. Pintar fantasmas con látex 
para extraer su piel y poder vestirla, el proceso místico que recoge impregna el aura del proyecto 
en su muestra formal. Al final sólo quedan sus pieles, sólo queda una membrana que recuerda 
que en un tiempo pasado evidenció una superficie y un proceso. 
Tienes que 
decidir qué 









• Crear moda sin costuras, un nuevo proceso de diseño que no requiera patrón ni escalas.
 
• Generar una colección cápsula y sus productos 
 periféricos así como imágenes, corto conceptual y puesta en escena en coherencia entre 
 ellos, una colección cerrada que una vez acabado el proyecto pueda ser entendible como   
 bloque único.
   
• Crear un mito entorno a el personaje alter sin mvostrar procesos, generando narrativa a   
 partir del proyecto, tratar la historia
 del proyecto como una narrativa en conjunto.
 
• Hacer diseño auténtico, intransferible y singular.
Haz lo que 
siempre has 
querido hacer 






Una constelación de intereses personales abrió camino al proyecto. Todo empezó abriendo una 
caja y encontrando esbozos, maquetas de vestidos, y recordar lo que esperaba de Eina dirigió 
el proyecto en una dirección concreta. Al inicio decidí estudiar diseño, pero no tenía claro la 
especialidad que me resultaba más atractiva, tenia un cierto interés por el diseño de producto y el 
diseño de moda, pero elegí producto por varios factores, uno de ellos fue porqué el itinerario de 
estudios de moda no me parecían lo suficientemente atractivos, así que decidí que no era lo mío.
Todo siguió su curso en Eina dónde empecé a elegir asignaturas de diseño de producto hasta 
que pasó lo que tenía que pasar, el proyecto de la silla. El proyecto que resultó en una silla de 
látex rellena de miel, un proyecto muy interesante y que despertó un gran interés dentro de la 
escuela tanto por compañeros como por profesores, pero que nadie sabía dónde encajar. El juicio 
del proyecto por el profesorado lo apartaba totalmente del mérito que merecía por cuestiones 
funcionales y rigiéndose a rúbricas específicas de producto, un sentimiento muy amargo que hizo 
repensarme la dirección del diseño de producto.
Así que decidí seguir mi itinerario basándome en interés propio y no la dirección marcada 
en la institución de la universidad, aprendí sobre diseño gráfico y algo de diseño espacial, 
pero sobretodo en cultura del diseño, me convertí en un estudiante más interesado por la 
conceptualización que no por la producción de proyectos cerrados.
Esto ha condicionado la elección de tutorizar el proyecto bajo el manto de la cultura del diseño y 
la elección del material, un material líquido, inestable, un material que evoca a la inner persona. 
El proyecto empezó como una reflexión sobre lo que esperaba y lo que quería hacer, pero con un 
objetivo claro, generar un proyecto coherente conmigo, verme reflejado en ese proyecto.  
Volviendo al inicio y enlazando esta historia con toda la teoría del alter ego, este proyecto 
fue, antes de ser concebido, la última oportunidad para generar material de proyección y no 
entenderlo como un ejercicio común. Uno de los grandes objetivos, antes de adentrarse dentro 
de la moda, fue el de crear contenido auténtico de mi yo diseñador para mi proyección, hacia 
dónde quieres ir, qué esperas de todo esto, fueron preguntas constantes al inicio de la proyección 
que finalmente han acabado encontrando su sitio tanto como carácter de identidad como 
producto de una experiencia íntima, personal e intransferible, el constante deseo y la ambición 
de hacer. 
La necesidad de autoproyección pasa por dos vías, quiénes somos y a dónde vamos, por lo tanto 
el punto cero de saber qué ha pasado con mi trayectoria académica es necesario preguntarse 
hacia dónde va. La necesidad de auto mejora y decidir a dónde voy. Es cierto que después de 
este proyecto me veo obligado a abandonar el confort académico para afrontarme al mundo 
dónde el trabajo asalariado es una necesidad y las motivaciones dejan de ser gratuitas para 
adaptarse a las realidades y necesidades de un mercado laboral por lo tanto uno de los objetivos 
iniciales del proyecto y la gran motivación fue generar un proyecto auténtico y ilustrador de mi 
yo creador, no para terceros si no como punto de control de hacia dónde he llegado y dónde 
voy. Ciertamente siempre me he preocupado por el entorno profesional del diseño y aun siendo 
normal mi situación no encuentro mi lugar, así que este la importancia de la figura de yo en 
este proyecto responde solamente, en retrospectiva, al autocomplacimiento, como un onanismo 
creativo, algo creado con el objeto de ser el centro de la identidad de uno mismo, proyectar a los 
demás, y en el mejor de los casos impulsarlo al mundo real, es quizá este proyecto un holograma 
de mi en términos profesionales. 





El objetivo ha sido la experimentación, o el hecho mismo de querer crear contenido, que 
más tarde ha resultado en un árbol de sub-objetivos que ha marcado la propia trayectoria del 
proyecto.
El inicio fue muy volátil, la colección se proyectó como una más, a raíz de visiones de 
profesionales de la costura se fue descarrilando de lo común y obteniendo su carácter singular y 
personal.
¿Cómo podía diseñar moda sin saber de lo que estaba hablando? Los primeros esbozos fueron 
evaluados por profesionales de la moda, i los tachaban de imposibles o de alta complejidad, así 
pues el segundo paso fue evidente, coger una camiseta, deshacerla en pedazos y sacar el patrón 
para aprender el sistema y aprender a coser. Así pues el reto inicial era crear una colección textil 
sin tener conocimientos profesionales sobre ello.
Pero de este reto surgió también el carácter del proyecto, sin esa dificultar que se sorteó no se 
hubiera llegado a unir conceptos como la plasticidad o el descontrol del material, hasta llegar a 
cuestionarse si realmente se trata de un proyecto de moda o no. 
El segundo reto fue crear una colección de moda singular. La moda, el perfecto equilibrio 
entre la identidad personal y la identidad colectiva. Hacer algo demasiado singular hubiera 
desembocado en una obra artística, y hacer algo demasiado común hubiera dado como resultado 
camisetas estampadas. Ese equilibrio tan frágil es un verdadero reto a la hora de proyectar, cómo 
lo entienda el público es un factor que encasillará el proyecto en una lectura u otra. Hacer 
malabares entre la intimidad y la empatía del público es un arte realmente difícil de conseguir y 






La eterna cuestión de la dualidad del proyecto siempre se ha encontrado entre lo público y lo 
privado. En varias ocasiones ha habido bifurcación entre las dos esferas. ¿Es un proyecto para 
enseñar o para crear? ¿Es un proyecto comercial o artístico? Y todas las preguntas que deriva esta 
cuestión. Ahí es dónde poder ver lo que se está haciendo y los referentes elegidos han permitido 
coger cada punto fuerte de ellos par apropiarlo y mantenerme en el limbo de la cuestión. 
Little Creative Factory
Fue por casualidad uno de los grandes referentes del proyecto, a mediados de enero de dos mil 
dieciocho tuve el placer de conocer la impulsora de esta marca de ropa infantil y femenina, 
Cristina Fernández, una ex arquitecta con inquietudes por la moda que a causa de eventos 
biográficos decidió apartar su carrera profesional para dedicarse a la costura e impulsar su propia 
marca. 
La conocí antes de saber que mi vehículo sería la moda, mucho antes siquiera de empezar a 
proyectar la colección, y su historia fue inspiradora, desde el inicio de la marca hasta ganar el 
premio Laus 2018 por la dirección de arte de su última campaña, un ejemplo a seguir como 
emprendedora. << Yo no sigo tendencias, no entiendo de patrones, yo visualizo la prenda y me 
entiendo con la costurera por medio de maquetas, mi marca es un universo en el que estoy dentro y 
necesito de profesionales para que sean capaces de entenderlo y llevarlo todo en una dirección>> decía 
ella orgullosa de su marca.
Aunque su firma y mi proyecto salvan mucho las distancias, siempre sentí empatía hacia el 
proyecto por las dificultades de una arquitecta para crear ropa y su paralelismo conmigo.
Raf Simons
El reflejo de Raf Simons en mi proyecto ha sido continuado, tanto como por el uso de los 
materiales como el paralelismo profesional. Raf Simons, diseñador industrial de profesión se 
introdujo en el mundo de la moda en 1995 lanzando su propia firma, coetáneo con Margiela, 
compartieron marca durante unos años, director creativo de firmas como Jill Sanders o Dior, 
caracterizado, como Cristina por ser externo al sector y presentar las colecciones de un modo 
poco convencional rompiendo con la institución de la moda. 
El uso de materiales plásticos y formas que remiten a el diseño plástico me he sentido muy 
cercano a él en muchos aspectos. 
ShowStudio
Creadores de cortos de moda por excelencia, con la dirección de Mark Knight siempre me ha 
fascinado la elegancia con la que se manejan en el audiovisual, toda la estética que han seguido en 
sus producciones ha sido un referente directo para mis producciones audiovisuales. La temática, 
los colores y la estética que impregna los trabajos de Showstudio son la esencia que he querido 
mantener para el trabajo audiovisual.
Jana Sterbak
Fue muy importante a la hora de alejar el proyecto del sector moda, sus creaciones a galope entre 
el arte y la moda han sido referencia para mi a la hora de despedirme de los acabados más acordes 
con la institución de la moda aunque siempre he buscado la cohesión dentro de este.
Björk y Matthew Barney
En la linea de Sterbak, esta curiosa pareja tan lejana al entorno de la moda, sus manifestaciones 
artísticas en cualquiera de sus formas son un referente de estilo, de la autenticidad y la cohesión 
del creador. Una muestra del alter ego en su máxima expresión artística desdibujándose de la 
proyección de la moda como proyección en una visión íntima sobre quiénes son. 
Hunter
No le he quitado el ojo a Hunter en todo el proyecto, sus productos son muy próximos a mi 
proyecto, ellos usan PVC de un gran espesor para crear prendas plásticas y llenas de color, pero 
usan costuras, esa es la diferencia, aun así he mirado constantemente sus productos para poder 
establecer una diferencia. No tengo interés directo por ellos por el tipo de proyecto seguido, así 
que también los he elegido como para ver el camino que no se debe seguir. Una empresa metida de 
pleno en el Business of Fashion que queda lejana al proyecto pero es interesante ver la conexión 
entre el BoF y la ropa plástica. 
Maison Margiela
Margiela fue una de las inspiraciones más iniciales del proyecto, un creador con un proyecto 
singular y auténtico, una historia que se enfrentó al drama económico de una gran empresa, 
un creador lleno de singularidades que pretendía llevar adelante su proyecto a costa de lo que 
fuera o quién fuera  cosa que acabó arrastrando a todo el equipo y en particular a su socia Jenny 
Meirens. Un autor siempre en el anonimato, un Dopplegänger en todo su esplendor, no hay 
ni una fotografía suya, la ausencia de la cara del creador en una marca tan íntima que culminó 
con la venta de la misma al grupo OTB (Diesel) en 2002 y la desaparición completa de Martin 
Margiela del escenario de la moda europeo por completo. Su modo de trabajar y articular la 
colección en un solo concepto a desdén de las tendencias eran capaces de emocionar a todo el 
público, sus puestas en escena rompedoras, las campañas únicas y las modelos de calle hacían 
de Maison Margiela, como el propio nombre indica, una casa, una familia de creadores con un 
medio de trabajo propio. 
La proyección, la ruptura y la calma.
Fannie Schiavonni
Schiavonni (como referente) vino a mi por casualidad cuando decidí crear la vía de trabajo bajo 
un solo material. Su marca está basada en un único material y una única técnica, las cadenas 
metálicas, que la han llevado al panorama de reconocimiento internacional y ha vestido a las más 
célebres personas. Admiro mucho cómo con simples cadenas ha creado una marca tan potente y 
tan admirada. Cuando toda la investigación empezó sólo me repetía a mi mismo “Debes encontrar 









Ya no vale 





El procedimiento práctico sobre el que se articula el proyecto gira entorno al látex como 
elemento principal. El látex vinilo (plástico) es líquido, y en contacto con el aire se seca dando 
como resultado una membrana con la textura y la forma de la matriz. 
Tan importante como es el látex lo es la matriz, ya que sin ella no hay membrana posible, no se 
puede pintar en el aire, por así decirlo. El resultado es dependiente de la matriz.
Por lo tanto el camino experimental ha seguido tres grandes fases, la primera es pintar sobre 
tela (chaquetas). Estas son proyectadas, patronadas, cosidas y vestidas en un maniquí. A partir 
de ahí se pintan con el látex líquido creando una película que debido al entramado del textil es 
imposible de separar ambas piezas y el látex cubre las costuras y da estructura a la chaqueta. El 
resultado evidencia el proceso, evidencia la textura de la brocha, las gotas producidas por sobrante 
de material, que se solidifican a medida que caen de la chaqueta.
En segundo lugar las camisetas, pintadas directamente sobre una matriz cubierta con cera, que 
una vez adquieren un espesor de cinco o seis capas se puede retirar la membrana sin ninguna 
dificultad, antes cubierta con talco para que no se adhiera entre sí, y a partir de cortes para dar 
paso a las extremidades, tronco y cuello, dan como resultado chaquetas únicas, la figura de la 
matriz de difumina con la prenda puesta ya que esta se adapta a la caída del cuerpo. Igual que las 
chaquetas en el exterior evidencian el proceso, estas piezas en la cara exterior muestran la textura 
de la brocha, gotas, o cualquier elemento que se pueda pegar en ellas durante el proceso, y por la 
cara interior adquieren la textura de la matriz, sea esta rugosa o lisa, así como sus imperfecciones 
y muescas.  Como anexo a esta fase fueron producidas una serie de máscaras de mi cara para 
reflexionar sobre la preservación de la identidad, que generan un complemento de la colección, 
esas máscaras no han sido explotadas y se mantienen en la parte íntima de la colección. 
En tercer lugar y yendo un paso más allá de la matriz, la última vía de experimentación trata 
sobre unir matrices y jugar con piezas que no cumplen las normas antropomórficas del cuerpo 
humano. El látex sólido es muy elástico, y a la vez muy tirante lo que en una pieza hecha a 
propósito con dimensiones inferiores a las del tronco humano y sin espacio para las extremidades 
el diálogo entre el cuerpo y el material es excepcional. 
Todo el proceso ha constituido una reflexión constante entre las piezas, la identidad y la 
proyección, diseñada de manera orgánica las piezas han marcado su propio camino.
Después de un largo recorrido cuestionando la dirección del trabajo, repensar hacía dónde iban 
todas esas piezas, de qué hablaban y qué dirían, han encontrado su lugar por ellas mismas. La 
unión entre las matrices y su superfície es muy poética, recoger formas en tridimension para 
vestirlas, encontrar todas esas matrices ha sido un trabajo difícil, y avanzar dejando atrás entornos 
ya conquistados, como fue dejar atrás la costura para adentrarse en un territorio aun más desconocido. 
El corto
Dividido en tres piezas, <<The heart>>, <<The brain>> y <<The Face>>, la pérdida, el delirio 
y la muerte (nacimiento) sintetizan por un lado la evolución temporal, la génesis de cualquier 
historia, rotura, aceptación y    culminación. Las tres piezas son claves en el desarrollo de la 
puesta en escena. 
Descarté la idea de hacer un solo corto conceptual para mantener tres caras del proyecto 
audiovisual dónde se muestran tres cosas distintas, los alter ego del proyecto. Toda la producción 
de contenidos se basa en mostrar el proyecto desde distintos mundos y a su vez usarse cómo 
guiones para la presentación de la pasarela.
<<The Heart>>
Dónde empieza la cuenta atrás para el desfile con la intención de crear tensión en el espectador, 
con imágenes intercaladas del creador en una posición tranquila mientras se marca la zona del 
corazón. El sentimiento ilustrado y la espera del clímax de la puesta en escena.  
<<The Brain>>
La pérdida de la cordura y la identidad. La rotura con lo conocido, el miedo y la ansiedad. Ilustra 
el proceso de proyecto con cara y una escena muy incómoda relacionada con la cabeza dónde se 
ilustra el momento álgido del proceso dónde nada importa.
<<The Face>>
El final del corto dónde, con la calma llega la tranquilidad y se muestra el látex en una máscara. 
Un montaje muy tranquilo, una acción muy discreta y una evolución plácida.
Las fotografías
Las fotografías están compuestas por pilares, <<The Soul>> y <<The Mater>> que generan una 
tensión de dos estilos visuales muy distintos conformando con todo ello una visualización del 
proyecto panorámica. 
<<The Soul>>
El alma del proyecto, la puesta en escena con actitud que ilustra el proyecto donde la ropa queda 
en un segundo plano y prima el concepto del alter ego y las interacciones con las personas. Con 
una estética muy plana dónde el elemento humano se digitaliza y configura un entorno virtual. 
<<The Mater>>
La materia, el detalle del acabado, el látex como protagonista. Dónde se puede apreciar con 
detalle la pieza de ropa en contexto neutro.
En referencia a Learning to see in Melanesia (M. Strathern,  2013.) las imágenes del proyecto son 
una dualidad en sí misma, por un lado las fotografías llenas de energía, estéticas, fantasiosas y con 
una proyección muy potente, y por otro lado las fotografías de estudio, de detalles, sin actitudes, 
sin caras concretas, sólo con ropa. 
La unión de estas dos facetas dará como resultado un libro con una maquetación única dónde 
los dos tipos de fotografías conviven, el más frívolo y el más intimo convivan mostrando las 
dos caras del proyecto, una visión superficial y una visión interior. Es muy difícil disponer las 
ideas en forma de libro. Esa organicidad del pensamiento múltiple es la que quiero encajar en la 
publicación, imágenes que podemos ver en pinceladas en el apartado imágenes (Los diseñadores 
son como magos, y no hay ningún mago tonto.)
La puesta en escena
No he hablado mucho en el proyecto de la parte de las máscaras.  Las máscaras aparecieron junto 
con la experimentación de la matriz viva, aparecieron también en relación con unas flores y algo 
de fruta bañada en látex, quería investigar sobre el uso de matrices vivas, la relación temporal del 
proyecto. La fruta sigue pudriéndose dentro de la membrana, y las flores marchitándose, parecen 
de plástico. Pero las máscaras no, las máscaras están vivas y muertas a la vez, como cuando una 
serpiente deja su piel atrás para generar una nueva, o como se caen los dientes de leche y los 
guardamos como símbolo de inocencia. Las máscaras, igual que la piel de los reptiles, se separa de 
mi para tener entidad de pasado propia, restos de sangre en la escena del crimen.
La escena del proyecto, dónde muere, dónde nace, la rotura por última vez. 
Centenares de máscaras cubrirán y delimitarán el espacio dónde todo eso va a suceder y las 
modelos tendrán flores que dejarán en el espacio, flores bañadas en látex, flores eternas, cómo las 
máscaras.
Máscaras a libre disposición para el público, al fin y al cabo este será el momento cumbre, la 
cúspide del proyecto académico, la rotura, el final, la proyección.  
Por lo tanto el espacio es relevante hasta cierto punto, es decir, una de las máximas de la escena 
es wvque pueda ser trasladada a cualquier lugar, por lo tanto he elegido montarla in situ 
dependiendo de los espacios libres de los que pueda disponer.
Cuando lo vi 
pensé que era 





La investigación ha dado como resultado un proyecto rompedor y experimental con un desarrollo muy 
orgánico. La experimentación y la creación de ropa sin patrón hacen de las piezas algo único y un proceso 
singular que puede ser aplicado desde a la creación de piezas para escenografías concretas como en teatro, 
a piezas únicas a exponer en un museo o una nueva marca de ropa.
Ropa
Con un total de siete piezas, dos chaquetas, tres camisetas, una capa y un vestido, la colección cápsula de 
látex se desplaza desde el textil y el patrón a la más libre creatividad llevando el material al límite en las 
dos piezas monstruosas como son la camiseta rota y la capa.
Cortos
Dando como resultado tres cortos que se complementan entre sí, ilustrando el concepto y el sentimiento 
detrás del proyecto, estos pueden ser mostrados en cualquier contexto y dan cara al proyecto.
Fotografías
Dos publicaciones fotográficas, junto con los cortos dan identidad visual al proyecto y trasladando por 
un lado la materialidad de las piezas y el melodrama detrás de ellas en una obra con suficiente autonomía 
por ella misma.
Pasarela
La pasarela es el último brazo del proyecto, la situación de este en un tiempo y espacio concretos, 
también como entidad independiente, la pasarela, aun por ejecutarse, será el momento dónde las piezas 




























El trabajo hecho no podía morir aquí, el día de cierre del proyecto después del tamaño que 
ha cogido, así que decidí presentar el proyecto en dos convocatorias para optar a becas para 
poder seguir desarrollando el proyecto una vez abandone el paraguas académico. Aquí adjunto 
la documentación adjuntada para las dos becas presentadas, Beca de Artes Plásticas de la 
Fundación Botín y la Beca per a la Recerca en ámbits de la creació de la Generalitat de Catalunya 















El proyecto ha estado en una constante dualidad, entre el BoF y la creación, entre la persona y la 
proyección, entre el blanco y el negro. Ha sido un proyecto contradictorio entre él mismo y yo. 
Recuperando la lista de objetivos…
 • Crear moda sin costuras He creado moda sin costuras, mediante la explotación 
de un proceso novedoso y experimental.
 • Generar una colección cápsula y sus productos periféricos así como imágenes, 
corto conceptual y puesta en escena en coherencia entre ellos. La colección ha sido completa, 
se han explorado todas las vías de experimentación además de crear todos los productos que 
tienen tanta presencia que son proyectos autonomos.
 • Crear un mito entorno a el personaje alter sin mostrar procesos, generando 
narrativa a partir del proyecto, tratar la historia del proyecto como una narrativa en 
conjunto. El mito entorno a Freesbe ha crecido a medida que el proyecto avanzaba, por el interés 
de la gente y por el peso que el nombre ha marcado, hace falta mencionar que el nombre de 
Freesbe ya llevaba años usándolo como pseudónimo por eso fue ideal usarlo también como el 
personaje en proyección, de modo que el mito entorno a Freesbe ha crecido aun más.
 • Hacer diseño auténtico Es quizás el objetivo más natural, Freesbe no habría 
nacido sin la autenticidad. 
Sobre los objetivos iniciales sí que se han cumplido, pero para entender cómo ha terminado no 
sólo importan los objetivos, ha sido un proyecto muy grande, ha contaminado toda mi vida 
durante nueve meses en todos los ámbitos, desde el más íntimo al propiamente académico. Un 
proyecto enorme del que estoy sumamente orgulloso y que ha demostrado él mismo tener un 
carácter tan fuerte que ha invadido sus manifestaciones matéricas y virtuales. 
Ha sido un largo viaje, y en retrospectiva ha hecho crecer a quienes lo han rodeado en un viaje 
personal y profesional, desde las modelos que han colaborado, compañeros involucrados y largas 
y tendidas conversaciones entorno a la pregunta que tantas veces ha salido sobre la mesa, ¿Qué 
estás haciendo? Ha dado sus frutos en un proyecto panorámico, sólido y bello a su vez complejo, 






¿Porqué las máscaras no están teñidas y la ropa sí? Ona Harster
Las máscaras fueron un paréntesis que en la última fase del proyecto dónde la decisión de no 
teñirlas fue por preservar el rostro, sin ningún tipo de filtro, el complemento máscaras ilustra 
el proceso, el vacío y la persona alejándose del propósito del proyecto y marcando una vía 
alternativa, las matrices biológicas.
¿Dónde está la unión entre moda-cultura y biografía-proyecto dentro de Freesbe? Cristina Morales
La relación entre moda y cultura es la más clara, moda es cultura y en particular este proyecto ha 
tenido una gran formación cultural detrás en modo de lecturas, películas, visitas y conversaciones 
que considero que quedan tan entretejidas en la base del proyecto que es normal que se 
desdibujen en la superficie, es normal, quedan tejidas en lo más profundo.
La relación entre biografía y proyecto es anexa a este, necesita de la lectura de esta memoria o 
una buena conversación para ser evidente, de hecho la teoría del alter que gira entorno a este es 
sumamente biográfica y se encuentra en cada esquina.
¿Qué vida tiene el material y por qué tiene ese protagonismo? Joan Mateu
El látex vinílico usado tiene una vida similar al plástico, manteniendo sus características hasta 
los cien años. El debate ecológico queda integrado justificando que el tiempo tiene un peso muy 
importante aquí dentro, así que el hecho de que el material tenga una larga vida fue una elección 
deliberada de antemano. 
Por otro lado el protagonismo del látex tiene dos respuestas, la primera es el aura del material, 
el sentido de un material líquido que se solidifica al usarlo. Por otro fue mi vinculación con él 
desde mis primeros proyectos, dominarlo desde hace tiempo me invitó a acercarme aún más a él 
y convertirme en un maestro del látex si eso existiera. 
¿Porqué no hay combinación de materiales? Elisa Alcaide
Cada material es un mundo distinto, hubo un momento del proyecto en que quise integrar 
también un tipo de silicona, pero sólo ese cambio hubiera sido un proyecto paralelo. 
Combinación en realidad sí que hay entre el textil y el látex que resulta en piezas de transición 
que son necesarias para apreciar el proyecto.
¿Qué aporta el látex? Anna Dalmases
El aporte del látex es la innovación del material, hacia el mundo, y por otro lado la magia de este, 
pasar de líquido a sólido, tener la capacidad de adquirir las texturas de su matriz, absorber colores 
y poder crear telas de todo aquello que toque lo hacen un material muy singular e idóneo para 
este proyecto.
¿Por qué las piezas son difíciles de llevar sin hablar de diseño inclusivo? Elvira Bullich 
Como he comentado con anterioridad, incluir otros discursos en el proyecto hubiera sido 
engordarlo demasiado como para adaptarlo luego a las temporalidades del proyecto académico, 
cada variante que pudiera introducir abriría un universo nuevo dentro del proyecto. Me alagan 
este tipo de preguntas porqué entiendo que el proyecto no es una calle sin salida, si no que es un 
plataforma viva. 
En cuanto a la pregunta, no usé este discurso, aunque para la justificación de una beca solicitada 
sí que hablé de ello, pero siempre he enfocado este trabajo como la base de lo que podría ser, en 
mis prendas sin extremidades está implícito el discurso de la variedad de cuerpos humanos que 
hay, las piezas tienen sólo una talla, las medidas de la matriz por la ausencia de patrón, no son 
escalables, por lo que me gusta creer que cada pieza es única y no está atada a cuerpos, una de las 
decisiones fue no atarlos a cuerpos de hombre ni de mujer, todas las piezas son intercambiables y estoy 
abierto a que se use mi vestido como hiyab, las camisetas como faldas, o las chaquetas como capas.
¿Por qué si la pieza es artística la tratas con convenciones de la moda? Susanna van Roessel
Muy buena pregunta, no he hablado de esta elección en ningún momento, pero sí que fue 
motivo de pausa en medio del proyecto, en su momento. Uno de los objetivos personales del 
proyecto, de esos que año atrás tenía muy claro que era una condición irrevocable, fue que el 
proyecto no fuera visto como un caso extraño, no quería que el proyecto se justificar a sí mismo, 
que fuera visto como una excepción, siempre quise que encajara en algún lugar, más o menos 
bien, pero que mientras pudiera ser libre, también pudiera ser relacionado con algo más. Por eso 
tratarlo bajo las convenciones de la moda fue el mejor entorno para ello, y por eso en algunas 
facetas el proyecto sorprende con formalizaciones altamente propias del BoF.
¿Por qué es un trabajo de cultura? ¿Experimentar más en el proceso y en el marco teórico no te ha hecho 
perder tiempo en producción y acabados? Oriol Cabarrocas
Desde el inicio supe que no sería un proyecto plano, no era una identidad, no era una sesión 
de fotos, no era una producción de nada pero sin embargo lo era todo a la vez, así que para ello 
la mejor opción fue acercarlo al mundo del pensamiento del diseño para poder sacar algo de 
provecho y no centrarme hacer productos altamente estéticos. Sobre los acabados, la estética 
de mi proyecto es su falta de ella, su contradicción, su humanidad, pero que a su vez hacen un 
mosaico muy pensado, unido por una consciencia superior que me supera incluso a mi. 
Invertir tiempo en teoría, que no ha sido un momento concreto, en cada paso que hacía debía 
pararme para cuestionarlo y entenderlo (debo reconocer que esto también ha sido extraño, he 
proyectado a posterior de la producción, fue como soñar y luego analizar el sueño y entenderlo) 
por lo que hacerlo bajo cultura del diseño fue sin duda la mejor opción.
¿Cómo defenderas la poca sostenibilidad de tu proyecto? ¿Cómo gestionarás los residuos, pos ejemplo de 
la pasarela? Txell Palau
Esa es de las preguntas que más tiempo he tardado a responderme, una pregunta que llevo 
haciendo desde el día que elegí el material pero que con el crecimiento del proyecto he entendido 
su respuesta. 
Mi discurso es atemporal, igual que el debate medioambiental, una bolsa de plástico no es 
nociva para el medio ambiente por que éste no pueda absorberla, lo hará al cabo de muchos más 
años de los que podamos proyectar, el equilibrio entre producción y degradación es el debate 
sostenible, de ese modo el material y la obra en sí misma tiene un discurso altamente temporal, 
nunca ha buscado el brillo efímero, ha buscado ser el capullo que resta cuando la mariposa 
sale, pero eterno. Lo mejor que le podría pasar al proyecto es no desaparecer nunca, y eso es 
entendible cuando él mismo te lo dice. Por otro lado sí que tengo, por el momento, controlada 
la producción, son piezas únicas y no de masas por lo que la gestión de descomposición 
es abarcable, sólo debería hipotecar a tres o cuatro generaciones más para que se deshagan 
correctamente de los residuos de las siete prendas, y con las máscaras, lo mejor que más feliz me 
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Debes hacer un 
proyecto que 
parasite toda tu 
vida. 
Y así fue.
“ “
